Arte y arquitectura 


En atencion a ciertos criterios, la arquitectura es la mas conservadora de las artes, por razones 
justificadas: un edificio requiere una fuerte inversion y, ademas, su cometido es soportar el 
paso del tiempo, de modo que los arquitectos tienden a apostar por soluciones de validez 
probada. Por eso resulta curioso que en los albores de la era moderna fuera en el ambito de la 
arquitectura donde se incubaran algunas de las ideas mas revolucionarias sobre la 
reconstitution de la sociedad. Visionarios de la talla de Adolf Loas (celebre por equiparar la 
decoration con un delito 1 ), Le Corbusier (quien propuso la idea de «la casa como una maquina 
para vivir» 2 ), los defensores del Estilo Internacional Ludwig Mies van der Rohe y Philip 
Johnson, los estadounidenses prodemocratas Frank Lloyd Wright y Louis Sullivan, o el 
fundador de la Bauhaus, Walter Gropius, secundaron la idea de que la perfeccion de un 
espacio conducfa a la perfeccion de sus inquilinos, manifestando asi una fe absoluta en el 
potencial de la arquitectura y el diseno como agentes de transformation social. Esas ideas 
utopicas se contaron entre los motores principales de la modernidad. Y tambien entre sus ideas 
mas delirantes. El arranque del siglo XX vio surgir movimientos arquitectonicos de la creencia 
en que un enjaezamiento adecuado de la tecnologia y la production en serie podia 
desembocar en un orden social racional, igualitario y aseptico. Hoy dia esa fe ha estallado en 
pedazos, debido, en parte a la aplicacion de las aspiraciones de eficiencia, racionalidad y 
funcionalismo del movimiento moderno en ejercicios deshumanizadores de estandarizacion, y 
en parte a las consecuencias de los experimentos sociales del fascismo y el comunismo. 

El fracaso del impulso utopico ha liberado a los arquitectos de su papel de visionarios. Hoy en 
dia la mayorfa de ellos actuan menos como planificadores sociales benevolos y mas como 
ingenieros que se atienen a las restricciones que suponen el presupuesto, el urbanismo y la 
seguridad. Las raras ocasiones en que tienen oportunidad de dar rienda suelta a su 
imagination consisten en encargos de edificios singulares cuyo cometido no es tanto cambiar 
el mundo como mostrar el perfil artistico del artifice y el de sus mecenas. Esos encargos han 
generado un raudal de proyectos arquitectonicos que rechazan la racionalidad en pro de la 
fantasia, la disonancia y las referencias a la historia eclectica de la arquitectura. Los edificios 
que albergan museos, en concreto, han servido de escaparate a los arquitectos para alardear 
de sus virtudes. El Guggenheim Bilbao, de Frank Gehry, es una composition cubista de curvas 
y pianos de brillante acero de titanio que no da pistas de su funcion o su configuration interior. 
La ampliation de Santiago Calatrava del Museo de Arte de Milwaukee, en Estados Unidos, 
esta coronada por un mastil en angulo de 61 metros sujetado por cables que evoca la 
vertiginosa arquitectura de los puentes colgantes. 


1 Veure Loos, Adolf, «Ornament and Crime», a Dicho en el vacio (1897-1900). Murcia. Colegio Oficial de Aparejadores 
y Arquitectos Tecnicos de Murcia, 1984. 

2 Le Corbusier. Hacia una arquitectura. Arganda del Rey. Ed. Apostrofe, 1998. 


Joan Campas: Art i arquitectura Traduccion/adaptacion de Eleanor Heartney: Arte & Hoy pp. 322-343 1 




Santiago Calatrava: Milwaukee Museum of Art building. 



Philip Johnson: Casa de cristaI, 1949-1950. New Canaan, Connecticut 
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Es interesante destacar que, si bien los suenos y fracasos de la arquitectura moderna han 
limitado a los arquitectos, han fortalecido a los artistas contemporaneos. Estos ultimos no han 
olvidado ni el atractivo ni los peligros de los ideales revolucionarios de las primeras 
vanguardias, y muchos de ellos son conscientes de que la arquitectura brinda un vocabulario 
visual y filosofico idoneo para glosar las contradicciones de la vida contemporanea. Los artistas 
con inclinaciones arquitectonicas encuentra hoy en la arquitectura un medio para criticar los 
entornos vitales y laborales actuales evaluar el impacto de las ideas de racionalidad y progreso 
del movimiento moderno e indagar en las implicaciones de la adopcion por parte de la 
posmodernidad del capitalismo consumista. Los artistas a horcajadas entre el arte y la 
arquitectura analizan como vive la gente y como podrla hacerlo. Plantean propuestas 
visionarias que van de lo sublime a lo ridiculo, y abordan todos los campos, desde el 
replanteamiento de ciudades enteras hasta el diseno de unos aseos. Tambien advierten sobre 
los planes urbam'sticos delirantes que desoyen la psicologla humana, las jerarqulas sociales y 
los conflictos politicos. Nos invitan a evaluar como la arquitectura puede potenciar o disipar la 
sensacion de bien comun y vida publica y, en ciertos casos, incluso preconizan que la 
arquitectura aun puede funcionar como catalizador del cambio social. 

Varios artistas contemporaneos han abordado las contradicciones inherentes a la apuesta por 
la «transparencia» lanzada desde la arquitectura moderna, estetica espoleada por la fusion de 
la ingenieria industrial y la arquitectura visionaria en el primer tercio del siglo XX. La 
transparencia adopto varias formas, entre las cuales figuran el «cubo de vidrio» funcionalista, 
hecho con armazon de acero, hormigon armado y cristales, y los flamantes rascacielos de 
cristal y acero que han pasado a simbolizar el horizonte urbano moderno y que fueron posibles 
gracias a la invencion de la pared sin carga. Un icono de este ultimo genero es el Edificio 
Seagram de Nueva York, de Mies van der Rohe, construido entre 1954 y 1958, con su contorno 
de h'neas aerodinamicas y su pureza formal. Otro lo encontramos en la Casa de cristal, de 
Philip Johnson, de entre 1949 y 1950, cuyas paredes y planta abierta suprimen toda nocion de 
privacidad. La Casa de cristal recibio elogios por su claridad flsica y su integracion en el 
paisaje, pero su planta abierta tambien anticipo los cubiculos abiertos y despersonalizados y 
los muros cortina de vidrio de las oficinas actuales. 
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Ludwig Mies van der Rohe: Edificio Seagram, 1954-1958. Nueva York 


Una actitud contraria al elogio moderno de la racionalidad, funcionalidad y permanencia 
caracteriza la obra de Gordon Matta-Clark, estudiante de arquitectura a finales de la decada de 
1960 que en su corta vida (fallecio de cancer en 1978, a los 35 anos) creo un corpus de obras 
que siguen constituyendo piedras de toque para los artistas interesados en desacreditar las 
aspiraciones exaltadas del movimiento moderno. Matta-Clark desmantelo el espacio 
arquitectonico en obras cuya materia prima eran casas y edificios abandonados o destinados a 
la demolicion: los transformo en esculturas ambientales mediante «building cuts», consistentes 
en cortarlos por la mitad o hacer fisuras y agujeros en techos y paredes que abrieran vistas a 
otras estancias y el exterior, o bien en suprimirfachadas de modo que los espacios interiores 
quedaran expuestos a la vista publica. Eran obras de vida efmnera, de las que hoy solo queda 
constancia en dibujos, fotografias, peh'culas y otros documentos. Splitting, 1974, es un collage 
de fotografias que Matta-Clark tomo de uno de sus edificios cortados mas conocidos: una casa 
de dos plantas en Nueva Jersey que partio por la mitad, en vertical. Para Fake Estates, 
iniciada en 1972 e inconclusa, Matta-Clark se apropio de microparcelas entre solares y otros 
espacios inutiles generados por las irregularidades de la zonificacion neoyorquina. Matta-Clark 
adquirio las parcelas con la intencion de subastarlas, para atraer la atencion sobre el potencial 
metaforico de los espacios intermedios. Su pasion por la demolicion, las ruinas y los 
fragmentos arquitectonicos (el termino que acuno para todo ello fue «anarquitectura», de 
«anarqufa» y «arquitectura») hallaba eco en escultores y fotografos coetaneos, algunos de los 
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cuales aparecen en otros apartados de este libro, como Jessica Stockholder o Berrtd y Hilla 
Becher. Se aprecian similitudes a la obra de Matta-Clark en una serie de proyectos creados en 
la decada de 1970 por el estudio de arquitectura de James Wines SITE Environmental Design 
for Best Products, que consistieron en deconstruir tiendas al por menor. En uno de esos 
edificios se arranco el revestimiento de la fachada que imitaba una pared de ladrillos y se dejo 
a la vista la blanca de debajo, mientras que otros se caracterizaban por unos perfiles sin acabar 
que parecian ruinas modernas en descomposicion. 


Gordon Matta-Clark: Splitting, 1974. https://www.youtube.com/watch?v=_Bt9FZvk4zll 




Gordon Matta-Clark: Fake Estates, iniciada el 1972 


En la linea de Matta-Clark, Rachel Whiteread ha trabajado con espacios arquitectonicos cuyo 
derribo estaba previsto. Algunas de sus obras son vaciados de espacios deshabitados 
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obtenidos vertiendo hormigon Ifquido, yeso, caucho o resina alrededor de objetos reales, en 
habitaciones o incluso en edificios enteros. Los vaciados solidifican el vaci'o, creando extranos 
objetos con protuberancias y hendiduras superficiales que indican la ubicacion de estanterias, 
armarios, alfeizares o puertas. Estas esculturas parecen obras minimalistas por su geometria 
funcionalista y maciza, pero encierran ecos conmovedores de una vida anterior. Pese a su 
densidad fisica, tienen un aire espectral, como bien indica el titulo Ghost, 1990, el vaciado de 
una sala de estar con el relieve invertido de la chimenea, molduras y ventanas. House, 1993, 
escultura famosa por polemica, era un vaciado del interior de una casa aterrazada victoriana de 
tres plantas del East End de Londres condenada a la demolition. Tras el acalorado debate en 
la prensa y en la esfera publica sobre si House era una obra de arte o no, en 1994 la pieza fue 
derribada. Los vaciados mas pequenos de Whiteread tambien constituyen reliquias de un 
tiempo anterior. Incluyen interiores de bolsas de agua caliente, espacios bajo camas o bajo las 
patas de sillas y mesas de cocina, el interior de baheras y armarios, y los huecos alrededor de 
los lomos de los libros de una biblioteca. Al reproducir objetos domesticos y espacios con una 
vida anterior, las esculturas de Whiteread transmiten vulnerabilidad. Encapsulan la fugacidad 
de la memoria, la infancia y la seguridad en un mundo en cambio constante. 



Rachel Whiteread: Ghost, 1990. 
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Rachel Whiteread: Sin titulo (House), 1993. Materiales de construction y yeso. 10 m de altura 
aprox. 193 Grove Road, Londres E3, demolida el 11 de enero 1994 


Daniel Buren tambien trabaja con arquitectura preexistente, a la vez celebrando y subvirtiendo 
la autoridad arquitectonica, cubriendo edificios publicos, museos y otros «emplazamientos 
privilegiados» con paneles y estandartes de rayas que recuerdan la sencilla tela omnipresente 
en Francia, tanto en camisas como en toldos de comercios, por ejemplo. Con sus 
intervenciones, Buren ha dicho querer reintegrar el arte y la arquitectura al pueblo. Sin 
embargo, su efecto real puede ser muy distinto. Una de sus obras mas famosas, Les Deux 
Plateaux, 1985-1986, una instalacion permanente en el Palacio Real de Paris, la morada del 
siglo XVII del cardenal Richelieu, genera una gran polemica entre el publico al que 
supuestamente debia liberar. La instalacion de pilares rayados de distintas alturas llena el 
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majestuoso patio de la institucion historica. La yuxtaposicion de la m'tida geometri'a moderna 
con las columnatas clasicas resulta clara y pretendidamente discordante, y recuerda el objetivo 
de las primeras vanguardias de rechazar el pasado y prescindir de la carga muerta de la 
historia. 



Daniel Buren: Les Deux Plateaux, 1985-1986. Cemento, marmol, piedra, acero galvanizado, 
agua y electricidad. 3000 m2. Patio principal del Palacio Real, Pan's. 


La repercusion social y psicologica de la arquitectura es tema recurrente en la obra de Dan 
Graham, quien desde la decada de 1970, ademas de publicar escritos teoricos, ha trabajado 
con video, fotografia, performances e instalaciones, a menudo con espejos de doble cara y 
retroalimentacion de video que evocan las complejidades de nuestra interaccion con el arte y la 
arquitectura, asi como de su interaccion mutua. Cinema, 1981, es una sala de cine construida 
con espejos semirreflectantes, que reflejan o transparentan en funcion de si hay mas luz en el 
interior o en el exterior. En el cine de Graham la experiencia cinematografica habitual, en la que 
la atenuacion de las luces permite al espectador adentrarse en su burbuja personal, queda 
subvertida, y cada persona del publico es consciente de la presencia de los demas y de los 
transeuntes que pasean por el exterior como si formaran parte de la pelicula. La Serie de 
«pabellones» que Graham viene construyendo desde finales de la decada de 1970 es un 
examen sostenido de la psicologia de la arquitectura moderna. Estas estructuras minimalistas 
de espejo falso se colocan en parques o azoteas urbanas, donde los espectadores las 
experimentan de forma diferente con los cambios de luz. Cuando hace sol, las paredes de 
cristal son transparentes miradas desde fuera Y espejadas desde el interior. Cuando la luz 
natural se atenua ocurre lo contrario. En un guino a la fijacion del movimiento moderno por la 
transparencia, los pabellones desestabilizan la nocion de lo publico y lo privado, lo visible y lo 
invisible, interior y exterior. Pero tambien socavan de forma sutil la autonomfa y estetica 
mecanica e impoluta del edificio de cubo de vidrio introduciendo reflejos y los impredecibles 
efectos de la naturaleza. 


Joan Campas: Art i arquitectura Traduccion/adaptacion de Eleanor Heartney: Arte & Hoy pp. 322-343 8 





























Dan Graham: Two Adjacent Pavillions, 1978-1981. Falso espejo, vidrio y acero. 251 x 186 x 
186 cm. Instalacion en la Documenta 7, Kassel, 1982. 


El falso espejo tiene un papel similar en la reinvencion del aseo publico de Monica Bonvicini. 
Don't Miss a Sec, 2003-2004, es un retrete con paredes de cristal inspirado en el concepto del 
panoptico, un diseno carcelario concebido en el siglo XVIII por el filosofo y reformista social 
britanico Jeremy Bentham, quien penso que se controlaria mejor a los presos si estaban en 
todo momento a la vista desde una garita de guardia. El aseo de Bonvicini, instalado en una 
plaza de Londres donde hubo una penitenciaria yen la que Bentham habia propuesto construir 
una garita panoptica, contiene todos los accesorios de un aseo publico: un inodoro de acero 
inoxidable, un lavamanos, jabon, papel e incluso material de lectura. Al estar confeccionado 
con espejo falso, los usuarios ven el exterior, mientras que los transeuntes solo ven su propia 
imagen reflejada. Pese a la privacidad efectiva que aporta, el hecho de que desde dentro las 
paredes parezcan transparentes provoca un conflicto entre espacio publico y privado. Bonvicini 
amph'a su investigacion a los aspectos coercitivos de la arquitectura moderna ejemplificados 
por estructuras brutalistas como la monastica y poco acogedora Unite d'Habitation de Le 
Corbusier, un proyecto de viviendas sociales de mediados del siglo xx realizado en Marsella 
que fue el prototipo de los programas de viviendas de proteccion -ficial extendidos en la 
segunda mitad del siglo. La pieza de Bonvicini Stairway to Hell, creada para la Bienal de 
Estambul de 2003, unia dos plantas del espacio de exposicion mediante una escalera metalica 
suspendida de cadenas con un cerramiento de paredes de vidrio agrietadas en torno a 
agujeros de bala. 
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Monica Bonvicini. Don't Miss a Sec, 2003-2004. Estructura de falso espejo, acero inoxidable, 
inodoro, suelo de hormigon, aluminio y luces fluorescentes. 250 x 140 x 190 cm. Instalacion en 

Art Basel, junio 2004. 
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Monica Bonvicini: Stairway to Hell, 2003. Acero, cadenas, vidrio de seguridad roto. 850 x 360 x 

400 cm. 8th International Istanbul Biennale 
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Liam Gillick, que ha calificado sus obras inspiradas en la arquitectura de «vision posutopica del 
futuro», afirma que la creencia del movimiento moderno en el control del comportamiento 
mediante la organizacion del espacio se manifiesta hoy en los dictados de la esfera 
corporativa. 3 Su lenguaje visual de laminas de plexiglas de colores vivos dispuestas en 
pantallas reticulares con armazon de aluminio se hace eco de las «estructuras primarias» de 
Donald Judd y la geometria de h'neas puras del estilo Internacional. No obstante, sus 
estructuras estan concebidas como parodias de las oficinas de las grandes empresas. Los 
titulos de Gillick delatan sus intenciones criticas. Assessment Think Tank, 1997 es un cubo de 
plexiglas que bien podria proceder de un salon de exposicion de unidades modulares 
disehadas para su personalizacion segun las necesidades del cliente. Local Discussion Screen, 
2001-2002, se apropia de las barreras con las que se aislan acusticamente oficinas (y parece 
una version escultorica de una pintura de Mondrian). Los titulos, como los objetos, sugieren la 
necesidad de un tipo de comunicacion que una gran oficina no suele propiciar. 



Liam Gillick: Discussion Island: 
Assessment Think Tank, 1997 
Aluminio anodizado, carton y plexiglas. 
120 x240 x120 cm 


Liam Gillick: Discussion Island: 

Projected Think Tank, 1997. Aluminio anodizado y 
plexiglas. 

120 x 120 x 120 cm 


Dennis Adams recurre al lenguaje de la arquitectura del movimiento moderno para demostrar 
como las sociedades actuales suprimen los recuerdos y realidades desagradables. Sus 
primeras obras en esta linea, de la decada de 1980, son marquesinas constructivistas de 
autobus que no exhiben anuncios de moda, sino fotografias montadas en cajas de luz que 
aluden a temas candentes, como la falta de vivienda o las reclamaciones de los canadienses 
nativos en Montreal. Bus Shelter VIII, 1988, muestra una manifestation frente al edificio del 
Parlamento en Ottawa. Adams tambien extrapolo los males sociales y conflictos no resueltos a 
la forma de las paradas de autobus, creando espacios fragmentados e inaccesibles, 
disfuncionales, con espejos falsos y bancos y paneles inclinados. En 1991, para una exposicion 
en el Museo de Arte Moderno (MoMA) de Nueva York, Adams reescenifico una exposicion de 
1942 en la misma institution titulada «Road to Victory* que conmemoraba la participation de 
Estados Unidos en la Segunda Guerra Mundial. En la version de Adams, instalada en la epoca 
de la primera guerra del Golfo, las fotografias del archivo del MoMA se colocaron en vitrinas 
con espejos de forma que solo fueran visibles a modo de reflejos. Detras de la hilera de vitrinas 


3 Liam Gillick, en una entrevista con Anthony Spira, Whitechapel Art Gallery, mayo de 2003. En linea en 
http://www.whitechapel.org/content.php?page_id=511 
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habfa una pared negra brillante en la que se veian reflejos fantasmales de soldados en el 
desierto de Arabia Saudi. Presentando las imageries en conjunto, y de modo que solo se 
pudieran ver indirectamente y desde una distancia concreta, Adams denunciaba la fugacidad 
de la memoria historica. 



Dennis Adams: Bus Shelter VIII, 1988. Tecnica mixta. Cada cabina 218,4 x 365,8 x 134,6 cm. 


Las esculturas de inspiracion arquitectonica de Isa Genzken retoman las elegantes formas y los 
materiales asociados con arquitectos como Van der Rohe y Johnson, aunque con sugerencias 
de desintegracion. New Buildings for Berlin, 2004, ofrece ideas para la reconstruction de una 
ciudad dividida y devastada por la guerra fria. En lo que parece un reproche al aluvion de 
proyectos para grandes y carisimas obras arquitectonicas, estas esculturas consisten 
sencillamente en hojas de vidrio de colores apoyadas unas en otras. Las obras de Genzken 
parecen rascacielos erosionados, y con frecuencia se combinan con cinta adhesiva, plastico y 
objetos kitsch como aguilas de plastico o serpientes emplumadas. Cuando aparecen coronadas 
por soldaditos de juguete o flores de plastico, adquieren un matiz desconcertante. La 
concepcion que la artista tiene de la arquitectura del movimiento moderno se resume en Fuck 
the Bauhaus, 2000, con la que desacredita la racionalidad moderna engalanando estructuras 
arquitectonicas cubicas con munecos de plastico, bolsas de basura y residuos. 
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Isa Genzken: New Buildings for Berlin, 2004. Vidrio, cinta adhesiva, silicona y madera. 226 x 60 
x 45 cm. 
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Isa Genzken: Fuck the Bauhaus, 2000. 


Inigo Manglano-Ovalle tambien observa con recelo las seducciones de la arquitectura del 
movimiento moderno. En Le Baiser/The Kiss, 2000, una videoinstalacion en la que interpreta a 
un limpiacristales lavando la amplia fachada de la Casa Farnsworth de Van der Rohe, la 
estructura de la instalacion en si, con sus pantallas de video sostenidas por esbeltas barras de 
aluminio pulido y colgadas del techo mediante tirantes, imita la estetica del funcionalismo 
industrial de esta casa disenada segun los dictados del Estilo Internacional. El video abre con 
una imagen de la Casa Farnsworth en su entorno de Illinois; la camara avanza lentamente 
hasta centrarse en un trabajador que frota con su escobilla los paneles de vidrio. En el interior 
de la casa, otra persona, con auriculares, es ajena a la presencia del operario. Asi, la obra 
analiza la obsesion del movimiento moderno por la transparencia, a la vez celebrando la 
belleza de la casa y apuntando que la abertura formal no erradica las divisiones de clase. 
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Inigo Manglano-Ovalle: Le Baiser/The Kiss, 2000. Videoinstalacion y proyeccion multicanal, 
grabacion de discos CD de audio y tecnica mixta. Dimensiones variables. 



Un modo particular en que la logica de la transparencia del movimiento moderno se manifiesta 
en la vida contemporanea es el uso y la proliferacion de la vigilancia, tema de interes para 
Elizabeth Diller y Ricardo Scofidio. Arquitectos y artistas, Diller y Scofidio trabajan con un 
amplio abanico de formas, desde intervenciones temporales en estructuras arquitectonicas 
existentes hasta maquetas de edificios y estructuras arquitectonicas hechas realidad. Entre sus 
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motivos recurrentes figura la camara de vigilancia que, junto con los videos asistidos por 
ordenador y los robots, sugieren el peculiar entramado de la experiencia publica y privada en la 
sociedad estadounidense actual. En la remodelacion de Brasserie, restaurante de la planta 
baja del neoyorquino Edificio Seagram de Mies van der Rohe, Diller y Scofidio colocaron 
camaras de vigilancia que proyectaban imagenes de la gente que entraba en el local en 
pantallas situadas sobre la barra, de modo que los clientes se convertian a un tiempo en 
vigilantes y vigilados. Otras obras suyas subrayan la relacion entre vigilancia y control. Master/ 
Slave, 1999, consiste en una compleja instalacion integrada por pequehos robots japoneses 
colocados en fila india en una cinta transportadora de 90 metros. Los robots, que se desplazan 
por el interior de una vitrina que evoca el clasico edificio moderno de oficinas, son captados por 
camaras que transmiten imagenes de su paso a monitores de video. En un punto determinado 
los robots quedan fuera del angulo de vision, momento en el que son escaneados por una 
maquina de rayos X que muestra su funcionamiento interno. La obra describe con un grado 
desconcertante de detalle como los sistemas de vigilancia que hoy invaden el espacio publico 
acabaran un dia por registrar no solo nuestros movimientos, sino tambien nuestro yo interior. 



Elizabeth Diller y Ricardo Scofidio: Master/Slave, 1999. Tecnica mixta, 10 x 10 x 0,5 m. 


Y si unos artistas tratan las amenazas de la arquitectura del movimiento moderno sacando a 
relucir sus convenciones corporativistas, clasistas, transparentes y propias del Gran Hermano, 
otros proponen planteamientos arquitectonicos contrastantes. Vito Acconci sustituye la idea 
mecanicista de Le Corbusier de la casa como «maquina para vivir» por un modelo organico en 
el que los edificios parecen funcionar como seres vivos. La estetica de Acconci es una 
evolucion de su anterior camera como innovador del arte corporal, amalgama de practicas que 
fomentan las confrontaciones fisicas y psiquicas entre el cuerpo y el entorno. El rediseno de 
1994 de la fachada del Storefront for Art and Architecture de Nueva York (realizada en 
colaboracion con el arquitecto Steven Holl) fusiono los espacios interior y exterior de la 
estrecha galena, consistente en poco mas que un escaparate. Por medio de bisagras, los 
paneles cortados en la fachada rotan, se abren y se cierran, de tal modo que la pared exterior 
se transforma en un envoltorio mutable y permeable que entreteje la calle con el espacio 
interior. Desde que en 1988 fundo Acconci Studio, su estudio de diseno, el artista ha ideado un 
sinffn de soluciones ludicas y funcionales como esta para parques, jardines, vestibulos 
interiores y nudos de interconexion de redes de transporte. Con paredes como vallas, a un 
tiempo macizas y transparentes, cubiertas que se arquean como liquido derramado y formas 
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que parecen a punto de metamorfosearse, estos proyectos subvierten las nociones modernas 
rigurosas de espacio y estructura. 



Acconci Studio (Vito Acconci, Luis Vera, Steven Holl): Fachada, Storefront for Art and 
Architecture, 1993. Sipraboard, yeso, acero, bisagras y luces. 2,7 x 30,5 x 4,3 m. 97 Kenmare 
Street, Nueva York. 


Tadashi Kawamata tambien utiliza la metafora organica para barrenar la racionalidad del 
movimiento moderno, creando estructuras caoticas de madera que se acoplan a edificios 
existentes y parecen propagarse como virus o descabellados andamiajes. Los edificios 
«huesped» de Kawamata han incluido un hospital abandonado, un puente operativo, una 
iglesia devastada por la guerra, museos, comercios e incluso una discoteca. En Toronto 
Project: Colonial Tavern Park, 1989, Kawamata salvo el hueco entre un par de sucursales 
bancarias neoclasicas desocupadas construyendo un puente de vigas astilladas que parecia a 
punto de sepultar las otrora placidas fachadas de los edificios. Las piezas del artista suelen 
conformar adiciones temporales al paisaje urbano. De hecho, Kawamata considera el proceso 
de construccion y demolicion tan Importante como la estructura completa. Estas obras traen a 
la mente multitud de asociaciones: su slmllitud con los andamios las convierte en una critica al 
crecimiento urbano descontrolado, que transforma tantos barrios de tantas ciudades en obras 
de construccion. Por otra parte, el hecho de que sean efimeras evoca las construcciones 
ilegales que crecen como setas en las periferias de las ciudades en desarrollo como 
alojamiento temporal para los trabajadores emigrados y los labradores que huyen de la miseria 
del campo. La metafora organica del virus, que Kawamata esgrime de forma deliberada, apunta 
a una vision del crecimiento urbano insensata, irrefrenable y, posiblemente, perniciosa para la 
vida humana. 
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Tadashi Kawamata: Toronto Project: Colonial Tavern Park, 1989. Tecnica mixta. Instalacion en 
Yonge Street, Toronto, junio-septiembre de 1989 


Pero no todo el arte orientado a la arquitectura son estructuras tridimensionales. Ben 
Langlands y Nikki Bell utilizan la tecnologia digital y el lenguaje del arte conceptual para 
explorar los significados politicos de la arquitectura. La investigacion mas fascinante del equipo 
en este sentido es The House of Osama bin Laden, 2003, donde han aplicado la tecnologia de 
los videojuegos para ofrecer una visita virtual por el hoy vacio edificio de Daruntah, Afganistan, 
que fue el hogar de Bin Laden durante poco tiempo en la decada de 1990. Como cualquier 
videojuego, es una pieza interactiva: los espectadores manipulan un mando para entrar y salir 
del complejo o cruzar unas estructuras inhospitas de hormigon en semirruinas rodeadas de fea 
tierra y restos de vehiculos oxidados. Tambien pueden adentrarse en el interior de la casa y 
desplazarse por las estancias vacias, abrir armarios y entrar en los bunkeres. Al igual que Diller 
y Scofidio, Langlands y Bell explotan el potencial voyeuristico de la tecnologia, aunque aqui las 
apuestas son' inquietantes y peligrosas (nos asomamos al mundo privado de un delincuente) al 
tiempo que seguras (solo es un videojuego). Esta estructura arquitectonica con gran carga 
politica resulta tan real como lo permite la realidad virtual. 
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Ben Langlands y Nikki Bell: The House of Osama bin Laden, 2003. Animacion digital interactiva y proyeccion. 


Benjamin Edwards tambien recurre a la tecnologia digital y la bidimensionalidad para explorar 
los significados subyacentes de la arquitectura. Sus pinturas indagan en lo que el denomina 
«utopias capitalistas» y estan creadas con las mismas tecnologias novedosas que transforman 
el paisaje estadounidense. Incorporan mapas satelite, pianos, logotipos e imagenes abstractas 
destiladas digitalmente de las -instantaneas que el propio artista toma de sedes de empresas, 
aparcamientos, centros comerciales y otros emblemas del anonimato y la dispersion social que 
caracterizan la vida actual en Estados Unidos. Todos estos elementos se disponen sobre el 
lienzo y se solapan con rectangulos, cuadrados y ovalos pintados con colores vivos. Las telas 
generan representaciones esquematicas de un espacio urbano futurista que, gracias a los 
logotipos y elementos reales, nos resulta extrafiamente familiar. Reflejan una forma de 
contemplar y organizar el espacio que solo es posible en la era digital. Immersion, 2004, por 
ejemplo, presenta un amplio panorama aereo repleto de pianos de colores flotantes y smnbolos 
geometricos que, en un tributo a la perspectiva renacentista, parecen precipitarse hacia un 
punto de fuga en la distancia. No queda claro si nos deslizamos por una explanada, una 
autopista o un aparcamiento y, de hecho, Edwards parece sugerir que esas distinciones del 
mundo real apenas revisten importancia para una conciencia posmoderna incorporea. 
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Benjamin Edwards: Immersion, 2004. Acrflico, materiales con texturas y espuma para 
maquetas sobre lienzo. 190,5 x 317,5 cm. 


Si el movimiento moderno arquitectonico fracaso en sus aspiraciones utopicas, tal como lo 
sugiere la obra de Edwards, hay artistas que aun creen en la arquitectura como motor de 
cambio social. Marjetica Potrc ha observado barrios de Caracas, distritos marginales de 
Sudafrica, asentamientos de gitanos en Belfast y campos de refugiados de Liubliana, y postula 
que esos entornos se han configurado a partir de luchas territoriales entre los habitantes de lo 
que ella llama la «ciudad formal», que utilizan en beneficio propio las leyes y normativas de 
zonificacion y urbanismo, y los de la «ciudad informal)) quienes, al carecer de propiedades, se 
ven obligados a conformarse con lo que encuentran. En vaga alusion a la teoria de la 
evolucion, las propuestas de la artista sugieren que las ciudades se conforman mediante la 
adaptacion selectiva al luchar varios organismos por la supervivencia. Potrc crea esculturas 
que incorporan las estructuras de la «ciudad informal)). Una gran instalacion arquitectonica 
para «Urgent Architecture)), su exposicion individual de 2003-2004 en el Palm Beach Institute 
of Contemporary Art de Florida, parecia una escultura cubista integrada por una chabola de 
Caracas, una casa de asentamiento palestino o israeli en Cisjordania y una casa prefabricada 
de Florida, cada una de las cuales delataba la ingenuidad de sus constructores. Potrc inventa 
tambien objetos funcionales, como un aseo que recoge los residuos para convertirlos en 
fertilizante, creado en colaboracion con la arquitecta israeli Liyat Esakov y pensado para las 
comunidades rurales sin acceso a servicios municipales como el agua corriente. Por ultimo, 
Potrc articula sus ideas escultoricas y humanitarias en ensayos fotograficos y dibujos murales 
que explican como se distribuyen los servicios entre las poblaciones marginales. 
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Marjetica Potrc: Urgent Architecture, 2003. Materiales de construccion, infraestructuras de 
comunicacion y energfa. Dimensiones variables. Instalacion en el Palm Beach Institute of 
contemporary Art, Florida. 

Bodys Isek Kingelez tambien ignora las patologias del movimiento moderno y se deja seducir 
por sus promesas de progreso y prosperidad, aun sin total conviccion. Sus esculturas de 
paisajes urbanos imaginarios estan hechas con materiales reciclados como carton corrugado, 
tapones de botella, papel charol de colores y papel de aluminio. Expuestas sobre mesas a 
modo de estramboticas maquetas, oscilan entre lo real y lo imaginario, con chapiteles y 
rascacielos en los que se funden detalles de edificios modernos de ciudades como Nueva York 
y Paris con extravagantes arcos, espirales y arabescos. Los elementos de la arquitectura 
moderna y posmoderna, como los balcones en voladizo de los bloques de pisos, las cimas 
festoneadas de los rascacielos art deco y las rampas en espiral de los garajes, se transforman 
en construcciones ludicas que recuerdan mas a figuritas para regalar que a entornos urbanos 
reales. Ville fantome, 1996, es una version idealizada de la Kinshasa natal del artista, en la que 
ha sustituido las zonas en decadencia por resplandecientes torres de oficinas y edificios de 
colores. Las esculturas de Kingelez tambien incluyen los servicios que los arquitectos exigen 
para sus ciudades ideales, como parques, amplias carreteras y plazas agradables. Aunque 
estas exuberantes ciudades son imaginarias, el hecho de estar construidas con materiales 
reciclados es una crftica a las consecuencias de la globalizacion, y nos recuerda que muchas 
veces los residuos de los paises desarrollados sirven de material de construccion en el tercer 
mundo. 
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Bodys Isek Kingelez: Ville fantome, 1996. Papel, plastico y carton. 1,2 x 5,7 x 2,4 m 

Siah Armajani tambien se inspira en las formas y materiales humildes de la arquitectura 
vernacula. En un espiritu similar al de Frank Lloyd Wright, que enraizo sus proyectos en el 
paisaje de Estados Unidos y sus preceptos democraticos, Armajani ha consagrado su vida a 
construir analogias formales de conceptos democraticos. A sus maquetas de puentes, 
cenadores y salas de reuniones, lugares para la comunicacion y la interaction social, anade 
elementos hogarenos como ruedas de carro, verjas de celosia y hastiales de madera que 
evocan los pueblos perdidos de Estados Unidos. Las esculturas de Armajani suelen incorporar 
citas de escritores que encarnan los ideales norteamericanos tradicionales, como Ralph Waldo 
Emerson, Herman Melville o Walt Whitman. Emerson's Parlor, 2006, es una instalacion 
escultorica que rinde tributo al escritor, filosofo y poeta, uno de los heroes de Armajani: 
contiene objetos de la vida de Emerson, como una casa blanca y un ataud, en alusion a la 
muerte por tuberculosis de su primera esposa, Ellen. Pero aunque las obras de Armajani 
vuelven la vista atras y evocan una America en que la vida era discutiblemente mas sencilla, el 
artista no manifiesta una nostalgia al estilo de Celebration, la comunidad planeada por Disney 
en Florida, ni aboga por un «nuevo urbanismo» fundado en fantasias sobre la Norteamerica del 
pasado. Su obra tiene un caracter incisivo y nos desafia a adoptar los principios de la 
autodisciplina, la participation y la honestidad intelectual. Su objetivo es la descarnada 
homogeneizacion del paisaje estadounidense, que se manifiesta tanto en los gigantescos 
centros comerciales como en las ciudades abarrotadas de rascacielos. Con el vocabulario de la 
arquitectura, Armajani nos insta a replantearnos nuestra forma de vivir desde una perspectiva 
crftica. 
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Siah Armajani: Emerson's Parlor, 2006. Madera laminada, vidrio, contrachapado, estructuras 
metalicas de cama, colchones y almohadas, pintura blanca y negra, lana, paja, cortina de fieltro 
negro, espejo romboidal, abrigo y sombrero. 6,7 x 6,1 x 3 m. Museo de Arte Contemporaneo de 
Madison, Wisconsin, 


La mezcla de estetica, arquitectura, arte, impulso utopico y filosofia social por la que abogo 
Frank Lloyd Wright desemboco en su Taliesin School of Architecture, un complejo en el 
desierto de Arizona donde estudiantes viven, trabajan y aprenden en comunidad, compartiendo 
las tareas. Esta concepcion se refleja en la filosofia y las producciones del Rural Studio, una 
escuela-estudio ubicada en el rural Hale County de Alabama fundada en 1991 por Samuel 
Mockbee, arquitecto y sureno de quinta generation. Influenciado tambien por el Arts and Crafts 
Workshop de William Morris de finales del siglo XIX, el Rural Studio promete enmendar fisuras 
sociales y economicas. Los estudiantes de arquitectura de la cercana Universidad de Auburn 
conviven y se ejercitan construyendo viviendas y edificios comunitarios para este pobre 
condado rural. Alumnos y clientes aprenden unos de otros, y demuestran que el diseno de 
calidad no tiene por que ser prohibitive. Los proyectos del Rural Studio combinan el estilo 
autoctono del sur con elementos del movimiento moderno y se construyen con materiales 
donados y reciclados. Asi, neumaticos viejos se convierten en material aislante; un parabrisas 
de coche, en ventana de una casa, y unas pacas de heno recubiertas de estuco, en paredes 
macizas. Otros ingredientes estructurales y ornamentales incluyen botellas, cordon, redes de 
pesca y gomas de polio. Los muros de la Yancey Chapel, 1994-1995, estan construidos con 
neumaticos rellenos de arena, reforzados con varillas metalicas y recubiertos con estuco, y la 
cubierta de la capilla esta elaborada con tablillas metalicas rescatadas de la basura. En Hale 
County se tomaron muchas de las fotografias de la epoca de la Gran Depresion publicadas en 
Elogiemos ahora a los hombres famosos, el libro de 1941 del fotografo Walker Evans y el 
escritor James Agee, de modo que ya ocupaba un lugar destacado en el legado cultural de 
Estados Unidos antes del establecimiento alii del Rural Studio. Hoy dia es un laboratorio en 
que se demuestra que la arquitectura puede aliviar o incluso revertir los males documentados 
en el libro. 
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Samuel Mockbee y Rural Studio: Yancey Chapel, 1994-1995. Sawyerville, Alabama. 


Joep van Lieshout, fundador del Atelier van Lieshout, tambien reinventa la comunidad mediante 
la arquitectura, aunque con una vision sardonica. En 2001 inauguro la AVL-Ville, un 
experimento de autosuficiencia de un ano realizado en Roterdam y configurado como un 
estado libre, con su propia bandera, constitution y divisa. La AVL-Ville tenia un hospital, una 
granja biologica, una escuela de arte y viviendas colectivas, y talleres para la fabrication de 
armas, bombas, alcohol y medicinas. Los ciudadanos vivian en contenedores acondicionados y 
se esperaba que se autofinanciaran produciendo objetos por encargo, como casetas para 
bicicletas o lavabos portatiles. Como modelo de vida, consistia en una mezcla entre comuna y 
una de esas poblaciones para trabajadores de una empresa. Despues Van Lieshout ha 
apostado por proyectos mas distopicos, creando esquemas detallados para comunidades que 
parecen sociedades roboticas gobernadas mas por la racionalidad y la eficiencia que por el 
sosiego de un retiro. En su comunidad ficticia «The Technocrat)), ilustrada en su instalacion 
Mini-Technocrat, 2004, los habitantes duermen en literas y llevan a cabo labores inutiles 
Sobrealimentados con comida barata para que generen grandes cantidades de excrementos 
que se puedan transformar en combustible para cocinar con biogas, viven en una felicidad 
perpetua gracias al alcohol producido en una destileria dotada Con dos mangueras: una que 
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les suministra el alcohol a la boca y la otra que recoge sus excrementos. Aquf la arquitectura es 
inseparable de las estructuras coercitivas de una sociedad totalitaria, un dispositivo para la 
limitacion de la libertad de pensamiento. 



Atelier van Lieshout (Joep van Lieshout): Mini-Technocrat, 2004. Fibra de vidrio, espuma de 
poliuretano, madera, PVC, acero, barriles y tubos. Dimensiones variables. 


Andrea Zittel tambien convierte en realidad los ideales de autonomia reproduciendo estructuras 
corporativas, aunque su perspectiva es mas optimista. La pagina web de la artista recoge su A- 
Z Enterprise, un proyecto real y conceptual que reune «todos los aspectos de la vida cotidiana. 
Muebles, ropa y alimentos se convierten en temas de investigacion en una labor continua cuya 
finalidad es comprender mejor la naturaleza humana y la construccion social de 
necesidades».4 Las creaciones de Zittel mezclan ideales utopicos con la ingenuidad del 
bricolaje. Incluyen casas compactas que se doblan y transportan sobre ruedas, como pequenos 
remolques. Los interiores estan distribuidos en cubiculos con fregadero, ducha, bafiera y 
botiquin, mesas con huecos para que vasos y platos no se muevan, y edredones que pueden 
servir como abrigos, mantas, alfombras, cortinas o, apilados, incluso como camas y asientos. 
Zittel no parece sentir interes por la vida en comunidad. Sus unidades habitacionales van 
destinadas a un solo ocupante, y ni siquiera estan equipadas para acoger a un invitado 
ocasional. A-Z Management and Maintenance Unit Model 003, 1992, estaba destinada al 
diminuto apartamento de la artista en Brooklyn. Pese a ocupar solo 5,5 de los 18,5 m' 
disponibles, permite realizar todas las funciones necesarias para vivir, como comer, dormir, 
limpiar y guardar cosas. 
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Andrea Zittel: A-Z Management and Maintenance Unit Model 003, 1992. Acero, madera, 
alfombra, lavadero de plastico, vidrio y espejo. 218,4 x 238,8 x 172,7 cm. 


La movilidad de las unidades de Zittel facilita la huida y niega el arraigo. Remite por tanto a la 
mentalidad del Salvaje Oeste que caracterizo el pensamiento americano en los albores del pais 
y persiste en el actual movimiento incesante de la poblacion. Aunque las unidades de Zittel se 
presentan con una pretension seria de solucionar problemas de la vida actual, tambien satirizan 
las fantasias de los grotescos supervivientes que se declaran ajenos a las estructuras sociales 
generales. Tambien sirven como recordatorio agorero de que la guerra y las catastrofes 
ambientales podrian convertirnos a todos en supervivientes involuntarios en cualquier 
momento. 

Absalon tambien produjo unidades habitacionales individuales. Sus «celulas», cruces blancos 
entre iglu, celda monastica y capsula espacial, estaban destinadas al uso privado del artista y 
preparadas para acomodar a su yo fisico y mental. Como las unidades moviles de Zittel, las 
estructuras de Absalon se basan en la conviccion de que la movilidad es condicion 
indispensable para la libertad personal. El artista albergaba la esperanza de erigir estas 
estructuras en varias ciudades del mundo, para poder retirarse comodamente en ellas alii 
adonde viajara, pero solo logro acabar seis antes de su muerte, en 1993. Todas estas 
maquetas, mas o menos de la misma superficie, son distintas en su forma. El contenido es 
identico, pero la configuration varia: armarios, cama, escritorio, taburetes, estantes y las 
instalaciones del bana y la cocina presentan formas geometricas que recuerdan esculturas 
minimalistas. Las estructuras de Absalon contrastan con las unidades abiertas de Zittel; en su 
caso son cerradas, con solo estrechas perforaciones a modo de puertas y ventanas, lo que les 
imprime un aspecto protector, casi hermetico. Se puede imaginar que habitarlas produciria la 
sensation de estar suspendido en una camara de privation sensorial. 
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Absalon: Cellule n° 4, 1990. Madera, carton y pintura blanca. 180 x 250 x 150 cm. CAPC 
(Musee d’art contemporanin), Burdeos. 


El colectivo Los Carpinteros, constituido en 1991 y disuelto en 2003, diseno ciudades portables 
pensadas para subvertir la ilusion de permanencia y estabilidad tradicionalmente propiciada por 
arquitectos y urbanistas. Ciudad Transportable, 2000, consiste en diez tiendas de campana de 
nailon y aluminio que recrean edificios que los artistas consideraban elementos esenciales en 
cualquier ciudad (entre ellos, una iglesia, una escuela, un faro, una carcel, una fabrica, unos 
barracones militares y una cupula). La instalacion se construyo para una exposition en La 
Habana natal de los artistas y luego viajo a otras muestras internacionales. La estructura ligera 
y transportable de las tiendas resulta esencial para los artistas cubanos, que en la mayoria de 
los casos tienen prohibido viajar al resto del mundo (el arte puede viajar, pero los artistas no), 
al tiempo que evoca los campos de refugiados. Igual de critica con los convencionalismos 
arquitectonicos es una serie de obras de Los Carpinteros que transforma edificios y objetos 
funcionales (entre ellos, la Embajada rusa en La Habana, un deposito de agua, una granada y 
una cafetera) en comodas artesanales. Estas obras recalcan la relation entre arquitectura y 
mobiliario, aspectos ambos que los representantes del movimiento moderno aplicaron en su 
lucha por la transformation social. En manos de Los Carpinteros estas aspiraciones cobran un 
matiz absurdo, puesto que los valores sociales inherentes a tales estructuras y objetos pierden 
su significado cuando adquieren la apariencia de objetos funcionales. 



Los Carpinteros: Ciudad transportable, 2000. Diz tiendas, aluminio y nylon. 
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Franz West complica aun mas las convicciones del movimiento moderno sobre la relacion entre 
diseno e ideologia con sus muebles/esculturas deliberadamente incomodos, poco practicos y 
con formas amorfas como bultos de papel mache y yeso, los mismos materiales con los que 
suelen fabricarse. Westtambien trabaja con madera, espuma, gasa o cinta aislante. Con ello ha 
creado chaises longues de metal y espuma como telaranas, sillas modulares con una escultura 
a modo de lampara sobresaliente que impide verse a quienes se sientan en ellas, y coloridas 
mesas y sillas. Tales obras no podrian alejarse mas de la racionalidad y funcionalidad del 
disefio moderno. En lugar de adaptarse a las necesidades humanas, como la mayorfa de los 
objetos utiles, parecen tener una vida propia que las personas solo pueden compartir 
renunciando a toda expectativa normal de comodidad. Uno de los proyectos mas ambiciosos 
de West, instalado temporalmente en 2004 por el Public Art Fund en la explanada del 
neoyorquino Lincoln Center, comprendi'a extranas esculturas de aluminio de formas tubulares y 
colores empalagosos y enfermizos. Entre ellas figuraba Oouble Ring, que a lo sumo parecia un 
fragmento de intestino humano. Pese a su aspecto poco agradable, el publico se sentaba 
alegremente y trepaba por ellas. Asi, estas obras lograron sustituir la acotada nocion de 
funcionalidad defendida por el movimiento moderno por un planteamiento mas expansivo y 
ludico de los aspectos de utilidad. 



Franz West: Double Ring, 2004. Aluminio esmaltado. 4,2 x 4,9 x 1,8 m. Instalacion en el Lincoln 
Center, Nueva York, julio-agosto de 2004. 


Simon Starling tambien arremete contra el diseno que propugnaba el movimiento moderno. 
Uno de sus proyectos mas ambiciosos, Inverted Retrograde Theme, USA (House fora 
Songbird), 2002, combina dos sistemas de creacion moderna: el sistema de doceta nos del 
compositor Arnold Schoenbergy las viviendas prefabricadas de hormigon del arquitecto Simon 
Schmiderer. Estas ultimas, convertidas en casas sociales en Puerto Rico en la decada de 
1960, ejemplifican el fracaso practico de gran parte del disefio del movimiento moderno: la 
planta abierta de Schmiderer fue un fiasco para los inquilinos, que se vieron obligados a 
proteger los ventanales con rejas de acero. En el replanteamiento de Starling del proyecto se 
presentaban dos maquetas de los edificios a modo de imagenes simetricas invertidas, como 
homenaje a la inversion de los sonidos del sistema de Schoenberg y reflejo de la 
disfuncionalidad del diseno. Para recalcar las repercusiones de un mal proyecto en el ser 
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humano, Starling metio periquitos vivos en sus maquetas, evocando asi el enjaulamiento de los 
inquilinos. 



Simon Starling: Inverted Retrograde Theme, USA (House fora Songbird), 2002. Madera, hierro, 
troncos de caoba y pajaros. 337,8 x 309,9 x 355,6 cm. 


Jorge Pardo crea interiores arquitectonicos inspirados en estilos que han quedado obsoletos 
con plexiglas de colores, azulejos y contrachapado que evocan la decoracion del movimiento 
moderno tardfo (decadas de 1960 a 1980). Sus lamparas, forjadas con formas organicas y en 
una paleta que combina el amarillo-beige, el marron rojizo y el azul, recuerdan el estilo de la 
epoca flower power y desdibujan la Ifnea que separa el «arte elevado» del diseno funcional. 
Para Project, 2000, su remodelacion del vestibulo del Dia Center for the Arts de Nueva York, 
Pardo revistio suelos y columnas con baldosas de ceramica de colores. Naranja, dorado, 
amarillo limon, azul celeste y lima enlazan zonas de usos diversos, como la recepcion, las 
taquillas, el vestibulo y la libreria, sincronizando las funciones no artisticas de la institucion. En 
este espacio coordinado de colores pastel, Pardo instalo una maqueta de arcilla a escala real 
de un Volkswagen Beetle. Se trata de un vehiculo inutil con el que el artista rinde un homenaje 
perverso al mito de la funcionalidad, sustituyendolo por un sentido aguzado del absurdo. 


Joan Campas: Art i arquitectura Traduccion/adaptacion de Eleanor Heartney: Arte & Hoy pp. 322-343 30 

















Jorge Prado: Project, 2000. Volkswagen Full Scale Model, 1995. Vestibulo, galena y libreria. 
32,9 x 32,9 m. Instalacion en el Dia Center for the Arts, Nueva York, septiembre de 2000 - junio 

de 2001 


Los arquitectos y disenadores del movimiento moderno anticiparon un futuro en que la vida 
podia mejorarse mediante la organizacion racional de las estructuras y espacios en los que se 
desarrolla. En los suenos utopicos actuales se percibe desde una sinceridad cauta hasta una 
sombra de duda, desde la ironia hasta el desden mas categorico. Incluso cuando los artistas 
osan imaginar un mundo mejor, sus esfuerzos por crearlo tienden a formularse en terminos 
individuales, no de cambio social. Asi, el movimiento que consagro su actividad a proyectar un 
futuro mejor se ha convertido en un conmovedor episodio de la historia. Sin embargo, afirmar 
que sus suefios han muerto no equivale a decir que no tuvieran repercusiones. Simplemente 
han mutado en iteraciones que habrian resultado impensables en otra epoca. 
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